



































































Projeto	 apresentado	 à	 Escola	 Superior	 de	 Música	 e	 Artes	 do	

















































































































Nesta	 monografia	 descrevo	 o	 processo	 de	 criação	 da	
performance	“Exposição”,	com	o	objetivo	de	refletir	sobre	os	
seus	métodos	de	composição.	Os	métodos	descritos	podem	
tornar-se	 ferramentas	 úteis,	 em	 específico	 no	 contexto	 de	
criações	 onde	 o	 encenador	 é	 também	performer	 e	 onde	 o	
dado	autobiográfico	faz	parte	do	material	de	criação.	
No	primeiro	capítulo,	analiso	as	circunstâncias	biográficas	e	




No	 terceiro	 capítulo	descrevo	 a	performance	 e	 o	processo	
que	 me	 levou	 a	 encontrar	 determinadas	 soluções.	 Reflito	


























































	 	 	 			
	Introdução	 	 	 	 	 	 	 		 	 	 	 1	
	
1.	NASCIMENTO																																																																							 	 	 	 	 3	
	
1.1 Seis	de	janeiro	dois	mil	e	dezasseis	 	 	 	 	 	 	 3	
1.2 Doze	de	janeiro	dois	mil	e	dezassete		 	 	 	 	 	 	 3	
1.3 Catorze	de	julho	dois	mil	e	dezoito		 	 	 	 	 	 	 4	
1.4 Três	de	outubro	dois	mil	e	dezoito	 	 	 	 	 	 	 4	
1.5 Oito	de	outubro	dois	mil	e	dezoito	 	 	 	 	 	 	 5	
1.6 Treze	de	outubro	dois	mil	e	dezoito	 	 	 	 	 	 	 5	
1.7 Vinte	de	outubro	dois	mil	e	dezoito	 	 	 	 	 	 	 6	
1.8 Seis	de	janeiro	dois	mil	e	dezassete	 	 	 	 	 	 	 8	
1.9 Nove	de	novembro	dois	mil	e	dezassete					 	 	 	 	 	 9	
	
2.	LIMITES:	UM	MÉTODO	DE	TRABALHO	 	 	 	 	 	 11	
	
2.1 O	jogo	 	 	 	 	 	 	 	 	 	 	 12	
2.2 Documentação	da	vida	 	 	 	 	 	 	 	 	 13	
2.3 Documentação	e	pesquisa	artística	 	 	 	 	 	 	 14	
2.3.1	Artes	plásticas	e	visuais	 	 	 	 	 	 	 	 14	
2.3.2	Artes	performativas	 	 	 	 	 	 	 	 	 16	
2.4 Dispositivo	cénico	 	 	 	 	 	 	 	 	 17	
2.4.1	Espaço	cénico	 	 	 	 	 	 	 	 	 	 17	
2.4.2	Som	 	 	 	 	 	 	 	 	 	 	 18	
2.4.3	Luz	 	 	 	 	 	 	 	 	 	 	 19	
2.4.4	O	lugar	do	público	 	 	 	 	 	 	 	 	 20	
2.5	As	regras	 	 	 	 	 	 	 	 	 	 	 20	
2.5.1	Regra	1:	O	corpo	é	coberto	de	gesso,	o	primeiro	movimento	é	a	respiração	 20	
2.5.2	Regra	2:	A	repetição	de	um	movimento	leva-me	ao	movimento	seguinte	 21	
2.5.3	Regra	3:	O	movimento	nasce	da	relação	com	o	material	 	 	 	 22	







	3.	O	OUTRO	NASCIMENTO	 	 	 	 	 	 	 	 24	
	
3.1 Construção																																																																					 	 	 	 	 25	
3.2	A	estátua	que	respira	 	 	 	 	 	 	 	 	 25	
3.2 Um	encontro	no	escuro	 	 	 	 	 	 	 	 	 26	
3.4	As	figuras	que	me	habitam	 	 	 	 	 	 	 	 27	
3.5	O	meu	lugar	 	 	 	 	 	 	 	 	 	 29	
	
Bibliografia	 	 	 	 	 	 	 	 	 	 	 32	
	
Anexos	 	 	 	 	 	 	 	 	 	 	 34	
	
Anexo	A			Convite	para	a	estreia	e	folha	de	sala	 	 	 	 	 	 35	
Anexo	B		Imagens	da	apresentação	do	primeiro	estudo	 	 	 	 	 37	
Anexo	C			Excertos	do	diário	 	 	 	 	 	 	 	 39	
Anexo	D			Desenhos	do	diário	 	 	 	 	 	 	 	 43	
Anexo	E			Referencias	artísticas	 	 	 	 	 	 	 	 47	






















essere	 liberi?”	 escreve	 Bachelard	 no	 livro	 “A	 poética	 do	
espaço”.	 Nos	 meus	 trabalhos	 performativos,	 procuro	
frequentemente	reapropriar-me	da	palavra,	nas	suas	múltiplas	
facetas:	 sonoras,	 significantes,	 metafóricas,	 etimológicas,	
físicas,	matéricas.	Tento	imaginar	a	palavra	como	dança	e	dar-
lhe	a	liberdade	que,	para	mim,	tem	o	movimento.	Dançar	é	criar	
imagens	 que	 adquirem	 significados	 diferentes	 para	 os	
espetadores,	 imagens	 sujeitas	 à	 interpretação	 do	 outro.	
Procuro	 a	 liberdade	 da	 dança	 na	 palavra	 dita	 e	 na	 palavra	
escrita.	Peço	ajuda	a	Bachelard:		
(...)	 Al	 contrario	 della	 metafora,	 a	 una	 immagine	 è	
possibile	dare	il	suo	essere	di	lettore:	essa	è	donatrice	
di	 essere.	L’immagine,	opera	pura	dell’immaginazione	
assoluta,	 è	 un	 fenomeno	 d’essere,	 uno	 dei	 fenomeni	
specifici	dell’essere	parlante.	
(Bachelard,	2015,	pg.	102)	
Segundo	 esta	 ideia,	 a	 palavra	 escrita	 pode	 ter	 o	 poder	 da	
imagem,	 permitir	 que	 o	 leitor	 mergulhe	 nela,	 criando	 um	
contato	biunívoco	entre	o	ser	que	escreve	e	o	ser	que	lê,	ou	seja,	
o	leitor	não	será	passivo	nesta	relação.	Ou,	como	escreve	Nancy	
em	 “Corpus”,	 a	 palavra	 torna-se	 um	 veículo	 que	 permite	 a	
presença	simultânea	do	corpo	do	escritor	e	do	leitor,	mesmo	
estando	 a	 viver	 num	 espaço	 e	 num	 tempo	 diferente.	 Como	
tornar	este	acontecimento,	este	encontro	entre	o	eu	de	hoje	e	
o	 leitor	 de	 amanhã,	 íntimo	 e	 verdadeiro,	 assim	 como	 a	
performance	aqui	descrita,	estudada,	retalhada?	




No	 primeiro	 capítulo	 deste	 texto,	 decidi	 criar	 um	 diário	
ficcionado,	resultante	dos	apontamentos,	das	situações	e	das	
memórias	 que	 constituíram	 um	 diário	 realmente	 escrito	
durante	 o	 processo	 de	 trabalho.	 A	 partir	 desta	 viagem	onde	
biografia	 e	 criação	 se	 contaminam	 constantemente,	 procuro	
encontrar	 ligações	 com	 as	 referências	 teóricas	 que	 me	
inspiraram.		
Nos	 capítulos	 seguintes,	 os	 elementos	 autobiográficos	
continuam	a	estar	presentes,	mas	uma	escrita	mais	analítica	
me	ajuda	a	debruçar-me	sobre	o	método,	as	fases	do	trabalho	
e	 o	 resultado	 final.	 Reflito	 sobre	 o	 meu	 papel	 enquanto	
performer-criadora,	a	minha	relação	com	o	material	em	fase	de	























corpo:	 panela	 de	 pressão.	 Um	 zumbido	 ressoa	 na	 minha	 cabeça.	 Sinto	 claramente	 o	












































Multidisciplinar	 	 	 Figuras	
			LIMITE	 	 	 Próteses	
Diário			 	 	 INTIMIDADE	
MATERNIDADE			
																			JOGO	 	 	 	 	 performance	
CAMADAS	
Gesso																	 	 	 	 	 Matéria	
EXPOSIÇÃO	












Como	 criar	 uma	 performance	 multidisciplinar	 a	 partir	 da	 experiência	 pessoal	 da	

































self-positing	 here	 is	 exposition	 itself,	 in	 and	 of	 itself,	 in	 essence	 and	 structure.	
Auto=ex=body.	The	body	is	the	being	exposed	of	the	being”.		(Nancy,	2008,	p.	33)	
Ao	 procurar	 a	 etimologia	 das	 palavras,	 mergulho	 nelas,	 descubro	 o	 seu	 passado	 ou	
invento	um.	“Exposição”	deriva	do	latim	ex-ponere:	pôr	fora.	Sobressai	a	ideia	de	que	algo	






















se	 precipita	 no	 Outro,	 para	 voltar	 a	 reconhecer-se	 como	 sujeito.	 Um	 percurso	 de	
conhecimento	que,	através	o	reconhecimento	do	não	Eu,	permite	voltar	ao	Eu.	






Reflito	 sobre	 os	 limites	 do	 Eu,	 como	 estes	 limites	 foram	 tendo	 lugares	 diferentes	 no	
pensamento	filosófico	durante	os	séculos.		
“La	formulación	de	la	palabra	cuerpo	como	fragmento	de	alguna	manera	autónomo	de	

















A	 reflexão	 filosófica	 sobre	o	 lugar	do	Eu	é	 imensa,	mas	 trago	aqui	a	distinção	entro	o	
cogito	 ergo	 sum	 cartesiano,	 onde	 o	 ser	 humano	 é	 um	 ser	 abstrato,	 definido	 pelo	
pensamento	e	a	posição	de	Feuerbach	que	traz	de	volta	o	corpo	e	os	sentidos	na	definição	
do	 Eu,	 para	 fugir	 ao	 perigo	 de	 excessiva	 abstração	 e	 irrealidade	 de	 um	 ser	 humano	
definido	essencialmente	pelo	pensamento.	Feuerbach	afirma	que	o	ser	humano	é	um	ser:	
real,	sensível,	feito	de	corpo.	Falamos	então	de	um	ser	humano	definido	pelo	seu	corpo	e	








O	meu	processo	de	 trabalho	 começa	 com	a	 construção	de	uma	 imagem	que	entra	 em	







isto	 amplia	 os	 meus	 movimentos,	 embora	 os	 torne	 mais	 lentos.	 Preciso	 de	 voltar	 a	
aprender	a	andar	(preciso	de	dormir).	
Crescemos	 acompanhadas	 por	 imagens	 muito	 claras	 sobre	 a	 postura	 da	 mulher:	
sedutora,	um	objeto	de	desejo	ou	santa	e	casta,	um	objeto	de	devoção.		

















Acredito	 que	 um	 corpo	 deformado	 e	 grotesco,	 expressão	 física	 de	 estados	 interiores,	
represente	melhor	que	o	“estar	despida”	a	nudez	de	que	fala	Berger	(ser	Si	mesmo),	assim	
coma	a	“exposição/existir”	de	Nancy.	



















Parece-me	 oportuna	 uma	 citação	 do	 livro	 “Corpus”	 (Nancy,	 2008,	 p.	 29):	 “there	 is	 no	
proper	body,	just	a	reconstruction.”	Nancy	fala	de	um	corpo	como	obstáculo	ao	self,	que	














così	mia,	 e	 tuttavia	 così	misteriosamente	 e	 talvolta,	 ed	 alla	 fine	 sempre,	 il	 nostro	 più	














que	 procura	 a	 superação	 dos	 seus	 limites,	 são	 importantes	 pontos	 de	 partida	 para	 o	
desenvolvimento	do	meu	trabalho	coreográfico.		
O	movimento	do	segundo	corpo	ainda	está	preso	no	âmbito	da	utilidade	e	fisicalidade.	






























Na	 criação	 artística	 acontece	 o	 mesmo.	 O	 limite	 é	 algo	 que,	 em	 lugar	 de	 restringir	
possibilidades	 as	 aumenta,	 favorecendo	 um	 espaço	 criativo	 com	 fronteiras	 nunca	
alcançáveis,	considerando	a	matéria	infinita	de	que	é	feita	a	criatividade	humana.	
A	 coreógrafa	Marlene	 Freitas	 numa	 entrevista	 para	 o	 programa	 “Portugal	 que	dança”	
(Ferreira,	2018)	comenta:	“o	espaço	entre	dois	gestos	é	quase	infinito”.		



























O	 ponto	 de	 partida	 é	 a	 vida,	 documentada	 e	 depois	 fragmentada,	 descomposta,	
reconstruída,	multiplicada.	
Lido	 com	 uma	 criação	 como	 uma	 criança	 lida	 com	 um	 jogo:	 com	 muita	 seriedade,	
definindo	regras,	mas	tendo	a	liberdade	de	quebrar	as	regras	e	de	criar	novas	se	o	jogo	
precisar.	



























artista,	 de	 maneira	 mais	 ou	menos	 evidente.	 Neste	 caso	 a	 troca	 entre	 vida	 e	 prática	
artística	é	assumida	e	sistematizada	no	próprio	processo	de	trabalho.	
A	documentação	começou	em	2017	através	a	escrita	de	um	diário.	Propus-me	praticar	
uma	 escrita	 livre,	 onde	 as	 palavras	 fluíssem	 sem	 preocupações	 gramaticais	 ou	 de	
significado.	 Os	 pensamentos	 que	 me	 atravessavam	 no	 momento,	 os	 estímulos,	 as	




dança	 da	 ESMAE.	 Percorrendo	 os	 vários	 locais	 da	 escola,	 atraiu	 a	 minha	 atenção	 a	
confusão	musical	gerada	pelos	músicos	a	ensaiar	nas	várias	salas	e	em	salas	contíguas.	













me	que	 faltava	o	 contato	 com	a	matéria,	 a	possibilidade	de	brincar	 com	os	 limites	do	
caderno.	O	trabalho	sobre	intimidade	a	partir	do	meio	informático	pertencia	a	outra	área	
de	pesquisa,	outra	performance.	 “Exposição”	é	um	 trabalho	centrado	na	 relação	entre	
corpo	e	matéria.	A	ponte	entre	o	caderno	e	a	materialidade	da	performance	é	possível.	
Comprei	um	caderno	muito	grande,	com	papel	espesso	e	fiz	uma	colagem	com	materiais	




















na	 procura	 da	 pose	 a	 assumir,	 uma	 vez	 coberto	 o	 corpo	 de	 gesso.	 Mas	 não	 faltou	 a	
pesquisa	entre	as	imagens	de	pintura	renascentista	e	maneirista.	Entre	as	obras	do	século	
XX,	inspiradora	para	este	trabalho	é	a	colagem	de	Max	Ernst,	onde	vemos	um	corpo	de	
mulher,	 numa	pose	 quase	 de	 livro	 de	medicina	 ou	 de	manequim,	 onde,	 em	 lugar	 dos	
órgãos,	podemos	ver	um	pássaro,	um	botão,	uma	espécie	de	leque	ou	cauda	de	pavão	e	
figuras	geométricas.	
Entre	 as	 artistas	 contemporâneas,	 tomo	 como	 referência	 Rebecca	 Horn,	 que	 cria	
extensões	 do	 corpo,	 que	 evocam	 estados	 interiores	 e	 Louise	 Bourgeois	 que,	 na	 obra	
“Maman”,	 cria	uma	ode	artística	à	mãe,	em	 forma	de	aranha.	Neste	último	exemplo,	a			
metáfora	mãe-aranha,	define	a	interpretação	da	obra.	É	a	subjetividade	da	artista	que	se	




experiências	 de	 vida	 levam-me	 a	 encontrar	 situações,	 matérias,	 movimentos,	 muitas	
vezes	com	caráter	metafórico.	Trabalho	estas	intuições	para	torná-las	concretas:	defino	
o	espaço,	o	tempo,	a	ação.	Esqueço	a	metáfora	e	foco-me	na	situação,	aqui	agora.			





abraçar	 o	 ser	 do	 leitor.	 Pela	 mesma	 razão	 escolhi	 evitar	 no	 título	 qualquer	 alusão	 à	
maternidade.		
Procurei	afinidades	e	inspiração	na	maneira	como	alguns	artistas	usavam	os	materiais.	
Neste	 sentido	 interessei-me	 a	 obra	de	George	 Segal	 e	 as	 suas	 esculturas	 em	gesso	de	
















Cruzei-me	 com	 a	 obra	 de	 Jorge	 Soledar,	 “Atravessamento”,	 (2013):	 um	 grande	
paralelepípedo	de	gesso	“atropela”	um	corpo	deitado.	
Esta	 obra	 trouxe-me	 uma	 nova	 perspetiva:	 o	 gesso	 domina	 o	 corpo.	 A	 vontade	 de	
experimentar	este	tipo	de	relação	com	o	gesso	em	sala	de	ensaio,	levou-me	a	mergulhar	
os	pés	em	dois	baldes	cheios	de	gesso.	
Os	 princípios	 do	 movimento	 artístico	 da	 arte	 povera	 acompanharam	 a	 criação	 desta	
performance:	 a	 utilização	 de	 materiais	 pobres,	 cotidianos,	 de	 trabalho;	 a	 ação	
performativa	 como	 parte	 da	 obra.	 Assim	 como	 os	 autores	 deste	movimento	 artístico,	
procuro	 trazer	para	a	 cena	uma	obra	efémera,	o	hic	et	nunc	da	ação	performativa	em	
oposição	à	conceção	tradicional	para	a	qual	a	obra	de	arte	é	transcendente	e	atemporal.	
A	 temporalidade	 e	 caducidade	 da	 obra	 reforça	 o	 tema	 da	 performance,	 centrada	 na	



















Marlene	 “bloqueia”	 as	 suas	 ancas	 num	 movimento	 em	 forma	 de	 oito,	 frenético	 e	
persistente,	as	pernas	acompanham	as	ancas,	os	pés	não	descolam	do	chão.	Metade	do	
seu	 corpo	 repete	 a	 mesma	 ação	 durante	 20	 minutos.	 O	 corpo	 é	 tratado	 como	 uma	
orquestra,	as	ancas	são	os	tambores,	que	dão	o	ritmo	e	transmitem	energia.	Face	e	mãos	
são	o	contraponto	necessário,	a	cara	como	um	primeiro	violino	e	as	mãos	acompanham,	
criando	 figuras	 sempre	 em	 transformação.	 Bloquear	 num	 movimento	 repetitivo	 os	




no	 espaço:	 sentar,	 estar	 em	 pé,	 aproximar-se,	 ser	 tocado	 ou	 olhado	 nos	 olhos.	 A	
coreógrafa	 invade	a	zona	de	conforto	do	público	e	cria	um	 lugar	 íntimo	e	de	 troca	de	
energia.	



































baldes	 servem	 para	 fazer	 o	 gesso	 e	 para	 sentar.	 Cuido	 da	 primeira	 composição:	 a	











visibilidade	 ao	público	 e	 o	 incapacitava	de	 ter	uma	visão	 global.	Decidi	 que	o	público	
podia	movimentar-se	livremente	durante	a	performance,	mas	os	assentos	iam	ser	postos	
fora	do	espaço	cénico.	Usar	baldes	como	assento	retirava	força	a	imagem	central,	os	dois	
baldes	 usados	 pela	 perfomer	 criavam	uma	 composição	 com	o	 resto	 de	material,	 uma	
escultura	 feita	 de	materiais	 pobres.	 Quando	 espalhei	muitos	 baldes	 pela	 sala,	 perdi	 a	






























vista	 técnico,	 utilizo	microfones	 no	 espaço	 para	 amplificar	 os	 sons,	 utilizo	 voz	 dita	 e	





menor	 para	 fagote	 de	 Vivaldi.	 Uso	 um	 excerto	 deste	 concerto	 na	 parte	 final	 da	

































Na	 primeira	 apresentação	 do	 trabalho	 decidi	 testar:	 passar	 da	 frontalidade	 para	 a	
















One	 reel.	 um	 espetáculo	 em	 que	 participei	 e	 onde	 todos	 os	 performers	 usavam	 uma	
máscara	feita	à	medida.		
Lembro-me	da	preparação:	ponho	vaselina	nos	olhos	e	nas	sobrancelhas.	O	meu	irmão,	
cenógrafo,	 olha	 para	 a	minha	 cara	 como	 um	 pedaço	 de	 barro,	 tenta	moldar	 a	minha	
expressão,	que	volta	subitamente	ao	estado	de	tensão.	Deita	o	gesso,	 frio,	pesado,	 fico	
rígida,	será	que	vai	entrar	nos	olhos?	
















As	 imagens	 e	 relatos	 sobre	 a	 técnica	 do	 molde	 sobre	 modelo	 vivo,	 utilizada	











2.5.2	 	 	 Regra	 2:	 A	 repetição	 de	 um	 movimento	 leva-me	 ao	 movimento	
seguinte	
	
Em	 15	 anos	 de	 trabalho	 como	 performer,	 participei	 frequentemente	 em	 processos	
criativos	 em	 que	 o	material	 coreográfico	 nascia	 nas	 improvisações.	 Apercebi-me	 que	
improvisações	muito	abertas	levam	os	performers	a	reproduzir	padrões	de	movimento	e	
relações	 sempre	 iguais	 com	 os	 outros	 interpretes.	 Além	 disso,	 nesse	 trabalho,	 onde	
criador	e	 intérprete	coincidem,	 falta	o	olhar	exterior	que	dá	 indicações	e	caminhos	ao	
intérprete	que	improvisa.	Uma	ideia	pré-concebida	e	inconsciente	de	entretenimento	e	




ritmo	 leva-me,	 quando	 improviso,	 a	 mudar	 frequentemente	 de	 ação.	 Acredito	 que	 o	
aborrecimento	pode	ser	muito	criativo,	é	uma	 fase	pela	qual	é	necessário	passar	para	
chegar	a	novos	lugares	de	criação.	Por	isso	senti	a	necessidade	de	adotar	ferramentas	que	





O	 som	 provoca	 uma	 vibração,	 a	 vibração	 expande	 pelo	 corpo,	 os	 braços	 cruzados	










Esta	 regra	 ajuda-me,	 mais	 uma	 vez,	 a	 focar	 a	 minha	 concentração	 numa	 direção,	
experimentar	muitas	possibilidades	para	o	mesmo	material,	em	lugar	de	desistir	dele.	
O	 professor	 Nikolaj	 Karpov,	 que	 ensinava	 técnicas	 de	 biomecânica	 teatral	 e	 método	
Stanislawski	na	Escola	Superior	de	Teatro	Gitis	de	Moscovo,	utilizava	o	método	das	“ações	
físicas”	para	ajudar	o	ator	a	interpretar	textos	de	Tchekhov.	A	tarefa	mais	importante	na	
análise	 do	 texto	 era	 encontrar	 uma	 ação	 concreta	 que	 pudesse	 transmitir	 a	 força	 do	
sentimento	 ao	 espetador:	 em	 lugar	 de	 “amar”	 podia	 ser	 “procurar	 o	 contato	 físico	do	
outro”	(para	cada	cena,	ou	tipo	de	amor	a	ação	 iria	ser	diferente),	em	lugar	de	“raiva”	
podia	 ser	 “partir	 todos	 os	 objetos	 do	 quarto”.	 Estas	 tarefas	 concretas	 eram	 chaves	





























que	 passa	 e	 as	 transformações	 na	 vida,	 que	 implicam	 transformações	 nas	 vontades	
criativas?	
Neste	 processo	 tentei	 responder	 a	 estas	 perguntas	 e	 procurei	 ferramentas	 que	 me	
ajudassem.	Apercebi-me	que	 programas	 e	métodos	 são	 importantes,	mas	 por	 vezes	 a	
partilha	do	trabalho	com	outras	pessoas	o	é,	ainda	mais.	Outras	vezes	a	resposta	vem	de	
um	 lugar	 completamente	 diferente.	 Não	 há	 uma	 receita.	 Há	 um	 estado	 de	 atenção	 e	















































servia	 para	 levar-me	 a	 um	 lugar	 interpretativo	 e	 de	 aí	 estimular	 o	meu	movimento	 e	
expressividade.	 Cheguei	 à	 conclusão	 de	 que	 este	 texto	 devia	 manter	 sempre	 uma	
percentagem	de	improvisação,	ter	uma	parte	de	um	diário	vivo,	inventado	no	momento.		
Nesta	 fase	 a	 vibração	 é	 mantida	 até	 se	 transformar,	 o	 embalo	 dos	 braços,	 primeiro	
pequeno,	 vai	 ficando	maior,	 até	 destruir	 todo	 o	 gesso.	 Quando	 a	 ação	 se	 torna	 mais	


























































a	 identidade	 está	 escondida;	 se	uma	 luz	 emoldura	um	corpo,	 este	 retrai-se	 e	 o	
estado	de	representação	toma	as	rédeas.	O	corpo	ganha	uma	textura	nova,	tensão,	
lentidão,	 contenção,	 pormenores.	 Uma	 luz	 no	 escuro	 despe	 os	 corpos	 cobertos	

















Las	 actividades	 que	 le	 dan	 placer	 a	 l'hombre	 carnavalesco	 son,	 justamente	
aquellas	en	que	 las	se	transgreden	 los	 limites,	en	 las	que	el	cuerpo	desbordado	






En	 los	 sectores	 populares	 la	persona	esta	 subordinada	 a	 una	 totalidad	 social	 e	





























































O	 programa	 que	 criei	 para	 esta	 performance	 não	 é	 replicável,	 mas	 acho	 que	 alguns	
princípios	do	trabalho,	assim	como	as	dificuldades	que	detetei	serão	uteis	à	construção	
de	programas	para	outras	criações	com	condições	parecidas.	
Qualquer	 programa	 ou	método	 deverá	 sempre	 ser	 adaptado	 ao	 contexto	 e	mesmo	 aí	
poderá,	a	certa	altura	do	trabalho,	tornar-se	um	impedimento.	
No	meu	 caso,	 na	 fase	 final	 senti	 a	 necessidade	de	 afastar-me	do	 aparato	 teórico	 para	
reencontrar	o	prazer	do	jogo.		
As	figuras	que	habitam	a	parte	final	da	performance	foram	as	mais	difíceis	de	prender	
numa	 forma	 repetível.	 Decidi	 por	 isso	 não	 marcar	 as	 ações	 de	 maneira	 rígida,	 mas	
encontrar	 o	 espírito	 da	 cena,	 procurando	 conhecer	 melhor	 estas	 figuras	 através	 de	
desenhos,	palavras,	breves	descrições.	








Parece	 uma	 solução	 banal	 e	 simples,	 quase	 obvia.	 Isto	me	 dá	 a	 segurança	 de	 que	 é	 a	
solução	certa.		
O	 meu	 caminho	 para	 a	 construção	 da	 performance	 é	 um	 percurso	 que	 começa	 na	
complexidade	do	pensamento	para	chegar	à	simplicidade	e	materialidade	da	ação.	
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“Exposição” de Costanza Givone, 2019 
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"Exposição" é um trabalho sobre um corpo em transformação: um estado transitório 
e frágil, como os trabalhos de gesso usados para os estudos preparatórios. 
O ser humano em transformação como uma obra para acabar. 
 
“Exposição”: “this vertiginous withdrawal of the self from the self that is needed to open 
the infinity of the withdrawal all the way up to self. The body is this departure of self to 
self”. (…) “where the being as a subject, has for its essence self-positing; self-positing 
here is exposition itself, in and of itself, in essence and structure. Auto=ex=body. The 
body is the being exposed of the being”.  (Nancy, 2008, p. 33) 
 
Que corpo é este?  
Um corpo veiculo do ser, um corpo que precipita no Outro para voltar a reconhecer-
se como sujeito. 
A ação é o centro, não importa quem sou, mas o que estou a fazer, isto me define.  







Criação e interpretação: Costanza Givone  
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que	 voltava	 a	 arrancar	 depois	 da	 maternidade.	 A	 ideia	 era	 deixar	 fluir	 as	 palavras,	
tentando	limitar	ao	máximo	o	condicionamento	da	razão.	Pelo	menos	da	razão	consciente.	
Interessava-me	conhecer	os	 lados	da	minha	mente,	que	não	 controlo.	Os	estímulos	do	
espaço	 (visuais,	 sonoros,	 olfativos),	 os	 estados	 do	 corpo	 e	 os	 estados	 psicológicos,	
determinavam	o	fluir	da	palavra.	O	desafio	era	deixar-me	atravessar	pelos	eventos,	sem	
os	 dominar.	 A	 palavra	 escrita	 tornava-se	 acontecimento,	 inspirando	 novas	 palavras,	
outras	 vinham	para	descrever	 sensações	do	 corpo	ou	do	 exterior.	 Criava-se	 assim	um	
mapa	do	movimento	do	meu	pensamento.	














instrumentos	 que	 oiço,	 palavras	 sonoras	 que	 se	 transformam	 numa	 lista	 de	 termos	
próximos	 por	 assonância;	 alguns	 refletem	 sensações	 interiores	 (ex.	 construção	
periclitante),	outros	mais	quotidianos.	




































outras	 apoio,	 ao	 discurso	 interior.	 (Esta	 faixa	musical	 e	 parte	 do	 texto	 gravado	 foram	
escolhidos	como	primeira	faixa	musical	da	performance).	
Decidi	continuar	o	meu	trabalho	com	o	texto,	juntando	o	movimento.		
Tinha	passado	 algum	 tempo	 e	 o	 encadeamento	do	 texto	 já	 não	me	 satisfazia,	 por	 isso	
decidi	voltar	a	ler	todos	os	excertos	selecionados.	Imprimi	o	material	e,	tesoura	na	mão,	






















































































































































































































































































































































































































































































   
Mia mamma raccontava una storia: 
C’era una volta un principe che un giorno dichiarò:  
Sposerò la donna che si presenterà a me né nuda né vestita, 
e si presentò una donna vestita con una rete; 
Sposerò la donna che si presenterà a me né di giorno né di notte; 
e si presentò una donna al crepuscolo; 
Sposerò la donna che si presenterà a me né sazia né affamata, 
e si presentò con un pesce in bocca, mezzo dentro, mezzo fuori; 
Sposerò la donna che si presenterà a me né sulla strada né fuori strada, 
e si presentò su una carrozza, trainata da un asino, con un alluce che toccava la strada; 
Sposerò la donna che si presenterà a me né sola né accompagnata, 
e si presentò in cinta; 
né ricca né povera, 
e si presentò con la casa ipotecata; 
né libera né sposata, 
e si presentò con la richiesta di divorzio in mano; 
né pelosa né depilata,  
e si presentò con la ceretta da finire; 
ne grassa, né magra, né bella, né brutta, né alta, né bassa, 
e si presentò così com’era; 
né sana, né malata, 
si presentò con una cicatrice; 
né felice né triste, 
si presentò con una smorfia incomprensibile… 
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